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El rousseauismo en El ave muerta de Greuze 
 
 El arte del pintor francés Jean-Baptiste Greuze determina 
formas pictóricas propias del siglo XVIII tanto por su reescritura de 
modelos clásicos como por la influencia de su obra sobre otros 
artistas. 
 El díptico de La Maldición paterna sobre el tema del hijo 
pródigo: El Hijo ingrato (1777) y El Hijo castigado (1778), cuadros 
cuyas primeras versiones fueron expuestas en el Salón de 1765 y 
recibieron una entusiasta crítica de Diderot, narran el abandono 
violento de la casa familiar por el hijo y su regreso en lágrimas por 
la muerte del padre. Ahora bien, tanto el ambiente del cuarto donde 
ocurre la despedida, como el brazo levantado del hijo que 
significativamente Diderot tacha de "joven libertino" ("tiene aire violento, 
insolento y fogoso; tiene el brazo derecho levantado al lado del padre, encima de 
la cabeza de una de sus hermanas, se levanta sobre sus pies; amenaza con la 
mano; tiene el sombrero en la cabeza; y su gesto y su cara son igualmente 
insolentes") son muy parecidos a otra pintura del siglo: el famoso 
Cerrojo (1778) de Fragonard (que, en la obra del mismo tiene eco en 
el posterior Beso robado, 1787-1789, que intervierte los términos, ya 
que el enamorado se asoma desde la puerta entreabierta, la 
muchacha, en vez de que su vestido se deslize suavemente, símbolo 
de entrega, de la cama, agarrando aquí activamente una manta para 
descubrir, símbolo esta vez de la acción ulterior, el sofá donde 
potencialmente, como en Boucher, podría succeder lo consecutivo, 
por su cercanía con la puerta, al igual que el cerrojo con la cama en 
el epónimo El Cerrojo): sólo que en el cuadro de Greuze 
representando El Hijo ingrato, el alboroto de personajes es sustituido 
por la escasez: sólo están los dos enamorados. Desaparece el 
"confesional de cuero negro" (Diderot) donde iba sentado el padre en 
Greuze. La cama de la derecha, "cubierta con cuidado", pasa, deshecha, 
a la izquierda, viéndose las almohadas. Si "no parece tan mala" la cama 
en Greuze, en Fragonard es lujosa, con sábanas de terciopelo rojo 
colgando. La madre agarrada en Greuze del cuello del hijo, quien 
con su brazo rechaza el abrazo materno, se transforma en 
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Fragonard, con mismo movimiento, en el brazo que detiene a la 
enamorada empolvada desmayándose de deseo. El brazo que 
levanta el hijo en señal de despido en Greuze se vuelve en Fragonard 
mano levantada para trancar la puerta poniendo el pasador, para 
imponer cualquier llegada indeseada.  
 La alegoría bíblica en Greuze se torna entonces metáfora 
"libertin(a)" en Fragonard, parodia del evidente modelo original, a tal 
punto que la pareja madre-hijo no sólo es sustituida por la pareja de 
amantes sino que la postura que se conserva entre los dos cuadros 
en Fragonard invierte la posición del grupo respecto del espectador: 
ahí donde en Greuze la pareja está frente al espectador, en 
Fragonard le da la espalda. La razón es lógica: el sustrato moral del 
ejemplo bíblico pretende en Greuze advertir y poner en evidencia, 
como en una escena de teatro, mientras el principio de voyeurisme en 
Fragonard (que se encuentra paradigmático en su cuadro El 
Columpio de 1767, donde un pretendiente mece a una coqueta, y otro 
galante escondido entre la hierba se aprovecha del espectáculo 
ofrecido por las faldas levantadas de la mujer) impone la posición 
de espalda, la cual evoca para el s. XVIII la idea de libertinaje, en 
donde el espectador, como en los cuadros de Boucher, descubre 
desprevenida a la mujer en su intimidad sensual o, como aquí e en 
El Columpio en sus juegos amorosos prohibidos. El mismo título El 
Cerrojo recuerda que nos hallamos frente a una representación de 
amores lujuriosos por remitir dialécticamente (al igual que los 
posteriores El Origen del mundo, pubis desnudo escondido detrás de 
una cortina, de 1866 de Courbet, y Dados: 1. La cáscada, 2. El 
alambrado público, última obra de 1944-1966 de Duchamp, sobre el 
mismo tema y principio que el cuadro de Courbet) al jardín cerrado 
que es la Purísima en la teología cristiana.  
 El principio educacional de tales propuestas no debe pasar 
desapercibido: es muy claro en Greuze, tal vez menos en Fragonard, 
aunque se percibe en la intención de evocación libertaria (otro 
significado del concepto de libertinaje, como vimos en nuestro 
artículo del 4/3/2006 sobre Sade). Tan es así que, no sólo Fragonard 
retoma el ámbito del cuarto en Visita a la nodriza (antes de 1784), 
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pequeña escena navideña en que el padre, ahí arrodillado, pero 
siempre abrazado con la madre, y con sus dos niños en la puerta esta 
vez abierta (símbolo de pureza del ambiente, al igual que las cortinas, 
recuerdo bizantino de que estamos ante una teatralización, que dan 
sobre una ventana invisible iluminando la pareja paterna de luz), 
visitan el bebé en la cuna, cuidada ésta por la vieja nodriza 
arrinconada en la oscuridad, el mismo Greuze se dedicó en su obra 
a representar escenas ambiguas de niñas en sus cuartos, aludiendo a 
menudo a imágenes clásicas: la Melancolía en El rezo de la mañana 
(1775-1780), La vieja friendo huevos (1618) de Velásquez en El niño 
mimado (1765) por la relación entre el niño y el adulto y la 
organización general del cuadro. Al perrito de El niño mimado que 
escondido chupa la paleta que por malcriado le abandona 
despreocupado el niño se sustituye en El espejo quebrado (1763) el 
perrito que se asoma al espejo regado en el suelo. 
 Chardin ya se había dedicado a representar a la niñez 
burguesa, como en Acto de Gracias antes de la comida (1740) o El niño 
con el trompo (1736). En La lejía, a semejanza del señor de Burbujas de 
jabón (c.1745), el niño pobre, asemejando una Vanidad barroca, con 
ayuda de un tubo hace burbujas, símbolo de la efimeridad de lo 
terrenal, mientras en una gran tina lava la ropa su madre, cuya cara 
desdichada prefigura a la niña asustada de El espejo quebrado. Desde 
la edad media el espejo, símbolo de vanidad, se asocia a la mujer, 
por lo que dicho atributo tan propio de la crianza femenina para la 
tradición se vuelve en Greuze objeto por excelencia del cuidado 
personal y la atención en el aprendizaje. El quebrarlo nos adentra a 
este mundo del voyeurisme libertino que nos hace partícipes del 
proceso de descomposición y vergüenza de la niña y su mundo 
tornando juego sensual lo que es evocación educativa en Chardin: el 
experimentar las fuerzas motrices de la naturaleza para El niño con el 
trompo, atento en su escritorio, rodeado de papeles, pluma y libro, al 
igual que el otro niño, también a su escritorio (desaparecidos 
papeles, libro y pluma) de Casa de naipes (c.1741), dedicado a 
organizar su mundo y reducirlo a sus conocimientos aplicándolos 
como el anterior a enseñanzas prácticas. Al mundo varonil del 
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aprendizaje y los juegos serios, derivados de la iconografía medieval 
del niño Jesús de los Apócrifos, se opone entonces esta vez en Greuze 
la niña tonta, imagen del descuido, el orgullo, y por ende el 
libertinaje, que volveremos a encontrar, todavía con metas 
educativas, en el s. XIX con la pequeña Sofía de los libros de la 
condesa de Ségur. 
 
El ave muerta 
 
 En nuestro trabajo sobre Greuze (14/4/2007), planteamos 
en él una dicotomía hombre-mujer, en el campo de la 
experimentación y el aprendizaje. Es sintomático El espejo quebrado 
(presentado al Salón de 1763), que reproduce, invertidos, los valores 
de El niño con el trompo (1738) de Chardin. Mientras el niño varón de 
Chardin, sagement sentado a la mesa, rodeado de pluma, papel y 
libros, experimenta en práctica el mundo físico con el trompo, la 
niña de El Espejo, alejada de la mesa, que es de coser y trabajos 
domésticos (que recuerda La blanchisseuse de 1761), se desespera por 
haber roto el espejito, mientras un perrito olfatea el desastre. Ahí 
donde el niño con el trompo dando vuelta se deriva de la iconografía 
medieval del niño Dios con el molino de viento-crucecita, el rombo 
teniendo idéntica simbología de las vueltas del mundo (rueda de la 
fortuna mística advenida objeto de experimento), en la niña resurge 
la figura, también baja medieval, de la lujuria, mujer dedicada al amor 
propio.  
Greuze se dedicó a representar la piedad filial, como 
confirma la serie del Hijo pródigo, y pinturas que marcan toda su 
producción, desde El paralitico o Los Frutos de la buena educación (1763) 
hasta El Hijo débil castigado (1778). Además cabe mencionar la Caridad 
romana  o Pero y Cimón, Una mujer leyendo Eloise y Abelardo, Retrato de 
Esprit de Baculard d’Arnaud (invierno de 1776, cuando tenía 5 años, 
según información del modelo en una carta conservada en los 
Archivos de la Biblioteca de Troyes), Niña con un perrito...  
Al alborroto de El espejo quebrado, con el perrito (símbolo 
clásico de fidelidad hogareña, como en el Retrato de los esposos 
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Arnolfini) que remite al tierno abrazo entre dueña y mascota en Niña 
con un perrito y al gato negro (imagen tradicional de sensualidad) que 
Esprit tiene en brazos, responde la sobriedad de El niño con el trompo.  
 Idéntica representación que en El espejo quebrado de Greuze 
nos orienta en la evocación de la oposición entre el carácter de 
narcisismo atribuido clásicamente a la mujer versus su entrada en la 
sociedad, la oposición entre la experimentación cruda de la realidad 
versus la ingenuidad femenil en el famoso pasaje de Los Miserables 
(1862, Tome I Fantine, París, Émile Testard, 1890, pp. 349-350) de 
Victor Hugo: 
 
"Fantine jeta son miroir par la fenêtre. Depuis longtemps elle avait quitté sa 
cellule du second pour une mansarde fermée d'un loquet sous le toit; un de ces 
galetas dont le plafond fait angle avec le plancher et vous heurte à chaque instant 
la tête. Le pauvre ne peut aller au fond de sa chambre comme au fond de sa 
destinée qu'en se courbant de plus en plus. Elle n'avait plus de lit, il lui restait 
une loque qu'elle appelait de sa couverture, un matelas à terre et une chaise 
dépaillée. Un petit rosier qu'elle avait s'était desséché dans un coin, oublié. Dans 
l'autre coin, il y avait un pot à beurre à mettre l'eau qui gelait l'hiver, et où les 
différents niveaux de l'eau restaient longtemps marqués pas des cercles de glace. 
Elle avait perdu la honte, elle perdit la coquetterie. Dernier signe. Elle sortait 
avec des bonnets sales. Soit faute de temps, soit indifférence, elle ne raccommodait 
plus son linge. A mesure que les talons s'usaient, elle tirait ses bas dans ses 
souliers. Cela se voyait à de certains plis perpendiculaires. Elle rapiéçait son 
corset, vieux et usé, avec des morceaux de calicot qui se déchiraient au moindre 
mouvement. Les gens auxquels elle devait lui faisaient "des scènes", et ne lui 
laissaient aucun repos, elle les trouvaient dans la rue, elle les retrouvaient dans 
son escalier. Elle passait des nuits à pleurer et à songer. Elle avait les yeux très 
brillants, et elle sentait une douleur fixe dans l'épaule vers le haut de l'omoplate 
gauche. Elle toussait beaucoup. Elle haïssait profondément le père Madeleine, et 
ne se plaignait pas. Elle cousait dix-sept heures par jour; mais un entrepreneur 
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du travail des prisons, qui faisait travailler les prisonnières au rabais, fit tout à 
coup baisser les prix, ce qui réduisait la journée des ouvrières libres à neuf sous. 
Dix-sept heures de travail, et neuf sous par jour! Ses créanciers étaient pus 
impitoyables que jamais. Le fripier, qui avait repris presque tous les meubles, 
lui disait sans cesse: Quand me payeras-tu coquine? Que voulait-on d'elle, bon 
Dieu! Elle se sentait traquée et il se développait en elle quelque chose de la bête 
farouche. Vers le même temps, le Thénarider lui écrivait que décidément il avait 
attendu avec beaucoup trop de bonté, et qu'il fallait cent francs, tout de suite, 
sinon qu'il mettrait à la porte la petite Cosette, toute convalescente de sa grande 
maladie, par le froid, par les chemins, et qu'elle reviendrait ce qu'elle pourrait, 
et qu'elle crèverait, si elle voulait. 
- Cent francs, songea Fantine! Mais où y a-t-il un état à gagner cent sous par 
jour? 
- Allons! dit-elle, vendons le reste. 
L'infortunée se fit fille publique." 
 
En sus pinturas, Greuze presentó variaciones sobre el 
estudio varonil, como en la obra de L’Hermitage, donde un niño se 
nos presenta dormido sobre un libro, cabeza apoyada a un lado de 
una mesa vacía. La seriedad del estudio silencioso y solitario se 
opone así al alborroto femenil del Espejo. Cuando se encuentran los 
dos mundos: varonil y femenino, es, tanto en el grabado ¡Silencio! 
como en la pintura El niño consentido (1765) de mismo tema, cuando 
la mujer atiborrada de trabajo, dando el pecho o en oficios de cocina, 
tiene que lidiar con un hijo molesto. En la pintura aparece el perrito, 
como en El Espejo. En la serie del Hijo pródigo la madre se desespera 
por el hijo, como en Pero la hija se sacrifica por su padre. El Hijo 
pródigo se muestra altivo ante los lamentos maternos. Pero se agacha 
sobre su padre para darle el pecho salvador, conforme Valerio 
Máximo en Facta et dicta memorabilia (c.30 d.C.). Dialéctica también la 
figura del viejo Lot con sus hijas (1760-1769). En L’Accordée du Village, 
ésta levanta levemente su falda, haciendo del lazo matrimonial un 
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cuidado, idea resforzada por la gallina y sus pollitos justo debajo de 
la pareja.  
A los niños turbulentos de ¡Silencio! y El niño consentido (según 
Diderot, el modelo sería el mismo desde La blanchisseuse y la hermana 
de L’Accordée du village, también de 1761, hasta la mujer de El niño 
consentido) responde la niña quebradora de Los huevos quebrados (1756), 
que intenta en vano recorgerlos, mientras una vieja (que recuerda a 
la Vieja friendo huevos de Velázquez, antes de 1622) y un hombre se 
miran dubitativos, la oca se salió de la canasta, y un niño recupera lo 
que puede. Al niño dormido sobre el libro de estudios responde la 
niña leyendo emocionada las aventuras de Eloise y Abelardo. Así, a 
la templanza, a veces debida al cansancio, de los niños (el niño caído 
sobre el libro tiene equivalente en el sobrio Retrato del conde Stroganov 
niño de 1778, y el severamente vestido niño pensativo de Niño con un 
libro de escuela de 1757, aparentemente aburrido, en vez de 
apasionado como la joven de Eloise y Abelardo), responde la 
sensualidad femenina, acentuada por las mascotas. De lo que consta 
La inconsolable viuda (c. 1763) que, libro en mano, el perrito fiel a sus 
pies, extiende desde su sofá la mano hacia el busto del difunto cuya 
frente lleva los laureles de la muerte. 
Así toma valor El ave muerta (1800, con antecedente en La 
fillette à l'oiseau mort, anónimo, 1er 1/4 del s.XVI, Museos Reales, 
Bruselas), que tiene una primera versión en Joven niña llorando su ave 
muerta (Louvre, 1765), y similitud con Niña con palomas o Simpatía 
(c.1800), que a su vez tuvo otra versión en Niña con paloma. Greuze 
en su obra define el ser femenino como pasional, hogareño (v. La 
complainte de la montre ou la Jeune fille abandonnée, 1775), protector, 
relacionado con los animales. Ahí donde El niño con el trompo presenta 
la experimentación objetiva del mundo, mediante la matemática y 
las leyes naturales, es la ley natural empírica, de la muerte, similar a 
la del desgaste y malogros de huevos o espejo quebrados, que 
experimenta la heroína de El ave muerta. Hecha a llorar en la versión 
del Louvre, tal la inconsolable viuda, la niña de 1800 se contenta con 
tocar con el dedo el ave patas arriba en la mesa. En 1800 el ave se 
murió en la mesa, al lado de un platillo con comida y de la jaula, la 
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niña lo mira, en 1765 desaparece la mesa y es en un tondo reducido a 
la cara de la niña que cierra los ojos y se lleva la mano a la cabeza el 
ave descansa sobre la propia jaula adornada de flores. Así la tensión 
se crea, lógica para Greuze, entre el experimento práctico (vida-
muerte, sus condiciones físicas: comida, visión y tacto para 
comprender) y a la posición femenil de susto, desmayo, ceguedad 
ante el dolor. En 1800 la mano derecha tocando con dos dedos y la 
otra abierta recuerdan respectivamente la iconografía religiosa de la 
Magdalena y después Santo Tomás, y el gesto de Cristo: "Noli me 
tangere". El pelo suelto largo de 1800, recogido en 1765, es de 
Magdalena imagen de la Melancolia, es decir, de las Vanidades 
barrocas, en Genovese y varios Georges de La Tour. La 
desesperanza romántica de la mujer mano en la cabeza (1765) se 
encuentra en Escuchando a Schumann (1883) de Fernand Khnopff, 
asimilable también a la joven lectora de Eloise y Abelardo en 
Greuze.  
La correspondencia es total entre Emilio o de la Educación 
(1762) y Greuze. El rombo de Chardin se sustituye en Rousseau 
(Libro II) por el barrilete y su sombra. El papel de la mujer-nodriza 
respecto del niño tierno (Libro I) se expresa en El niño consentido. El 
Libro V dedicado a Sofía afirma que la mujer debe aprender desde 
la más temprana edad a ser buena esposa, madre e hija. Se explicita 
en la frase: "Así, toda la educación de las mujeres debe ser relativa a los 
hombres". Por lo que, a diferencia de los hombres, su educación no 
debe enfocarse a las materias teóricas. Es tan importante para la 
mujer dedicarse a las labores caseras que Sofía, declarada "bien 
educada" (746) es la que atiende a su madre como "femme de chambre" 
(747).  
La lectura de Eloise y Abelardo por la joven en el cuadro de 
Greuze denota el papel de amante-esposa que debe tener la mujer 
para el hombre, al igual que su sensibilidad y amor tierno son valores 
de El ave muerta, la referencia iconográfica a la Resurección, y a los 
gestos de Magdalena y Cristo, enfoca esta misma correspondencia 
de subordinación. También La complainte, que muestra una mujer, en 
un ático, viendo hacia atrás del espectador, lo que se supone la 
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puerta, dándole, a diferencia de las mujeres de Vermeer, la espalda a 
la ventana que provee escasa luz, sentada muy recta y con porte de 
persona educada en una silla entre una mesa de noche con flores y 
una cama deshecha donde sobresale un elemento rosado, 
aparentemente sa coiffe, se asemeja a los ambientes de interior de 
Fragonard (El cerrojo, 1778; El beso robado, 1787-1789; v. nuestro 
artículo anterior), salvo que, por ausente la figura del hombre, en 
concepto lacaniano (v. su estudio de "La carta robada" de Poe), 
sobredeterminada. De hecho, los objetos regados (flores, objeto con 
toque rosado, cama deshecha) aluden a una doble y contradictoria 
historia (ya que los dos momentos a la que refiere no son lógica ni 
obligatoriamente consecutivos) de sumisión femenina ante el varón: 
el acto sexual consumido (las flores y el color rosado – símbolos que 
leemos como de secreciones sexuales y virginidad perdida, al igual 
que las violetas referidas por Freud en La interpretación de los sueños -, 
la obvia cama abierta en la que, casualmente, reposa la coiffe de cinta 
rosada), y el abandono por parte del hombre mientras lo espera en 
vano la muchacha. Asimismo se entiende la Mujer leyendo a Eloise y 
Abelardo como el momento de pasmo sensual ante el amor (de 
evocación casi místico ya que, no sólo Abelardo fue un sobresaliente 
religioso, sino que el equivalente iconográfico más cercano en la 
postura al modelo de Greuze de cuerpo desvanecido hacia atrás, 
como hacia delante el de La inconsolable viuda, es el Extasis de Santa 
Teresa del Bernini), por lo que espera y entrega son para la época 
(todavía lo confirma Las 120 jornadas de Sodoma de Sade) los papeles 
de la mujer, sensual y sensible, casera, armoniosa y cuidadosa (hasta 
con los animales, sean el perro fiel, ´simbolo de esta misma virtud, 
o el ave), ante, como señor y dueño suyo, el hombre, lógico y 
racional, sociable, conquistador en amor y emprededor en negocios.  
 Así, El ave muerta es una expresión clara del aprendizaje 
práctico de la muerte, pero desde una perspectiva no del 
entendimiento sino de los sentimientos (la naturaleza, la ternura), 
con gestualidad muy marcada teológicamente (el "Noli me tangere" de 
la mano izquierda, y el gesto de Santo Tomás de la mano derecha, 
que sería, invertido, el de Cristo y los santos apuntando al Cielo), 
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que evoca el doble proceso de acercamiento a la muerte (la 
comprobación táctil, de nuevo no intelectual - no se trata de 
disección -, y el genuino terror o la aprensión ante lo pasajero del 
tiempo - no es casual que sea un "ave... del cielo", que alude para 
nosotros a Mateo, 6, 26, que lo represente -). El rostro de la niña con 
sus trenzas pegadas al rostro la hacen una evocación de la Melancolía, 
es decir, de una Magdalena, reflexionando sobre esta reflexión de 
origen teológico. El espejo quebrado redondea sobre el tema: una 
muchacha, mayor que la anterior, dentro de la representación 
medieval clásica de la Lujuria y la Vanidad, se enfrenta a la 
representación pecaminosa de sí misma, revelada por el castigo: se 
quebró el espejo, con lo que significa en sentido popular (7 años de 
desgracia), pequeño infortunio que así adquiere valor determinante 
(a lo mejor el espejo era de la madre), ambiente familiar e íntimo 
(propiamente rococó entonces), en el que la muchacha se 
desenvuelve: lo doméstico siendo su lugar. Lo que acentúa la 
presencia del casero perrito husmeando despreocupado el espejo 
que, para la muchacha, representa una posible reprimenda. A la 
despreocupación inicial y los juegos caseros de las niñas de Greuze, 
responde El niño con el trompo de Chardin, cuyo vestido serio, postura 
recta en el pulpitro de estudio, mirada atenta, representa no al juego 
sino al estudio de las leyes matemáticas abstractas puestas en 
práctica (los libros, el papel y la pluma nos convencen del carácter 
de experimentación voluntario por parte del niño, a diferencia de lo 
que ocurre con las niñas de Greuze, envueltas en su imprevisión e 
inconsciencia - la misma forma en que sus dos manos están puestas 
en la mesa no sólo connota educación sino tensión hacia el objeto 
de estudio, así la mano derecha está todavía cerrada en la forma 
propia para darle vuelta al trompo). El escenario enfocado en plan 
cercano tanto en El ave muerta como en El niño con el trompo, a 
diferencia de El espejo quebrado, apuntan hacia la experimentación y 
la comprobación como valores de aprendizaje y aguda atención que 
prestan los dos niños a sus respectivas formas (la niña natural y 
vivencial, el niño intelectual, libresca y espacial) de aprehender y 
aprender la realidad. 
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 A un siglo de distancia, en 1765, el pintor estadounidense 
John Singleton Copley retomó la temática del Enfant au toton de 
Chardin y de El ave muerta al representar, conjuntamente, sentado en 
una mesa, que bien podría ser de estudio, un niño con una ardilla 
que tiene encadenada por el cuello, en un gesto de la mano que 
recuerda la muchacha de Greuze, en la mesa encontrándose una 
nuez abierta por la ardilla y una copita de agua. Esta obra le valió 
mayor reconocimiento a Copley, quien fue alentado por el retratista 
de moda en Inglaterra Sir Joshua Reynolds. Fue así Reynolds que 
ayudó a Copley en su viaje a Europa para formarse a los grandes 
maestros del pasado, poniéndole en contacto con el pintor 
estadounidense emigrado a Gran Bretaña Benjamin West. La obra 
Boy with Squirrel (conservado actualmente en el Museo de Bellas 
Artes de Boston) es un retrato del hermanastro de Copley. Podemos 
leer así también la obra de Copley, resforzando nuestra 
interpretación de Greuze, como una oposición, por referencia a la 
dialéctica implícita entre El ave muerta y El niño con el trompo, como 
una representación de oposición fenomenológica entre el mundo 
animal y el humano, entre la América (sensual, salvaje, intrépida) y 
Europa (civilizada, espiritual) - oposición común entre los autores 
americanos (pensamos a Enrique Rodó y Rubén Darío por ejemplo) 
-, en fin entre el conocimiento teórico (no hay libros en la mesa, a 
pesar de que sea un varón quien está representado) y el práctico, 
sentimental (la ardilla lo hace un arquetipo juvenil de David Crockett 
o cualquier otro de estos fundadores de la construcción del Lejano 
Oeste). 
 
